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Bombhell vs. he Assistant: dos fouas de contar lo mismo 


Existen diversas Maneras en 
las que el lenguaje fílmico se 
expresa. Las formas de contar una 
historia están tramadas por el 
guión, el estilo del director, el 
género, las condiciones y técnicas 
de grabación de la época, la 


producción, la coyuntura 
político-económica, etcétera. 
Tomemos un ejemplo 


contundente. El nazismo fue 
retratado desde variadas 
perspectivas. Así no se trata del 
mismo enfoque el que le han 
dado Chaplin en El gran dictador 
(1940), Spielberg en La lista de 
Schindler (1993), Benigni en La 
vida es bella (1997) y Tarantino en 
Bastardos sin gloria (2009). Por 
otro lado, aunque quizás hoy 
consideremos el nazismo una 
temática agotada, es muy posible 
que el cine norteamericano no 
pierda oportunidad de volvernos 
a contar, nuevamente, sus 
memorias. 


Ahora, con motivo de los 
abusos denunciados por el 
movimiento #metoo en el seno 
de la producción cinematográfica 
y medios en general, nos han 
llegado un par de películas 
(#metoo movies) que dan cuenta 
de este tipo de situaciones. Nos 
referimos a Bombshell (2019) 


por Martín Vivas 


dirigida por Jay Roach, sobre los 
excesos acaecidos en el canal de 
noticias Fox News, y The Assistant 
(2019) de Kitty Green, centrada en 
el caso Weinstein. Ambas parten 
del mismo punto para llegar a un 
resultado totalmente distinto. Así 
es como toda decisión afecta lo 
que se verá finalmente en la 
pantalla y condicionará la mirada 
del espectador acerca del film, y a 
la postre su percepción del 
mundo. 


Si bien ambos films intentan 
reflejar una historia real y 
reciente, en Bombshell nos 
encontramos con una desmesura 
de literalidad. Todo está contado. 
Es que hay un objetivo: narrar lo 
más fielmente posible todo lo 
que sucedió. Las periodistas 
(Kidman - Theron) y el victimario 
(Lithgow) son llevados a la 
pantalla reflejando su ser real. 
Sólo el personaje de Margot 
Robbie es ficticio, es decir, creado 
para la ocasión y con la precisa 
necesidad de no personalizar a la 
abusada. El guión es tradicional, 
poco innovador. Se constituye 
como una crónica de lo 
acontecido. Nada, o muy poco, 
queda librado al imaginario del 
observador. >> 


The Assistant va por otro 
sendero. Se preocupa muy poco 
por reflejar la realidad tal cual 
aconteció, eso no es lo importante 
para su directora y guionista. Y no 
se trata de un defecto de la 
película. Al contrario le otorga una 
gran ventaja frente a Bombshell, 
que disponía ya de entrada de un 
marco de acción muy acotado. En 
la película de Green los personajes 
no son reales logrando de esta 
manera una universalidad. Puede 
ser cualquiera y pasarle a 
cualquiera. No se muestra al 
victimario y todo se cuenta con 
sugerencias. Nos va dejando 
indicios. Así el espectador se ve 
inmerso en una historia que le 
exige poner algo de sí. La película 
tiene momentos 
cinematográficos destacables 
como la entrevista entre la 
asistente (Garner) y el personal de 
RRHH (MacFadyen). 





Esta pelicula fue acusada de 
poco jugada y sutil en tiempos 
donde se exige justamente lo 
contrario. Entendemos que el film 
logra lo que se le acusa de no ser. 
Es una película de una 
profundidad que Bombshell 
carece. Casi todo su mensaje se 
encuentra implícito logrando de 
esta Manera un efecto más 
contundente y duradero en el 
observador. Y si para conocer 
detalladamente las características 
de un caso tenemos 
documentales o Wikipedia, para 
otro designio existe el cine... 


Cine y comwubano 





La primera vez que escuché la 
palabra Conurbano fue en un 
noticiero para referirse a un 
hecho de inseguridad en una 
localidad al sur de la Ciudad de 
Buenos Aires. Debía de tener 
unos cinco o seis años y tardé 
bastante en asimilar que yo era 
parte de esa enorme masa 
geográfica denominada Gran 
Buenos Aires, a.k.a Conurbano, 
cuya idiosincrasia hoy 
prácticamente me obsesiona. 


por Damián Snilifker 


Pero me invitaron a escribir 
en esta prestigiosa publicación 
para hablar de cine, no de mi 
relación con el lugar que habito; 
por eso voy a hablar de lo que se 
me solicitó y a mencionar, 
recomendar, comentar, cinco 
películas sobre... El conurbano. No 
piensen en esto como un ranking, 
sino más bien un pequeño 
compendio de películas filmadas 
en estos páramos. 








El awiegto (1983, Fernando Ayala) 





uizás la más conurbana de 
todas las películas que vamos a 
mencionar, y nuestra bala de 
plata en este artículo. Si tuvieras 
que ver sólo una película de la 
lista, que sea esta. Drama 
dirigido por Fernando Ayala, 
sobre un guion de Roberto Cossa 
y Carlos Somigliana. Filmada en 
la localidad de “Ingeniero Adolfo 
Sourdeaux” (llamada 
anteriormente KM 30, hermoso) 
en el partido de Malvinas 
Argentinas. Con un elenco de 
lujo: Federico Luppi, Rodolfo 
Ranni, Julio de Grazia, Haydeé 
Padilla, Susú Pecoraro y Pepe 
Monje, entre otros. 


El arreglo se centra en el 
personaje de Luis, interpretado 
por Federico Luppi, un obrero 
que vive en un barrio humilde de 
zona norte de la provincia. El 
argumento es básicamente 
sobre una cuadrilla de 
municipales que van a conectar a 
la red de agua potable a una 
parte del barrio, la vereda de 
enfrente pertenece a otro 
municipio y recurren a la colma 
para que el capataz, interpretado 
por Rodolfo Ranni, de la orden a 
la cuadrilla de que hagan una 
extensión clandestina de la red. 


Luis, recto y con un sentido de la 
moral muy elevado, se niega a 
participar del arreglo a pesar del 
pedido de toda su familia. 


La temática es muy cercana 
tanto geográfica como 
temporalmente, sáquenle el 
agua y reemplácenla por lo que 
quieran, van a tener una postal 
muy actual. La película tiene un 
bellísimo comienzo con una 
toma larguísima de un tren 
llegando a una estación semi 
rural a la hora que todos les 
trabajadores vuelven de sus 
trabajos. Tiene calles de tierra; 
municipales; cancha de bocha; 
un asado en una sociedad de 
fomento; el mercadito del barrio; 
vecinos que se reúnen después 
de la cena navideña y la casita de 
los recién casados, a medio 
hacer, en el patio de la casa de 
uno de los padres de uno de 
ellos. Un último comentario, la 
utilización de fílmico 
Eastmancolorle da un toque muy 
particular a la imagen. 


Vikingo (2009, José Celestino Campusano) 


La amás o lo odias, no hay 
medias tintas. O hablas de una 
maravilla o te parece una reverenda 
cagada, pero algo es seguro: no te 
vas a mantener indiferente. Quien 
escribe esto se para en la vereda de 
los primeros. Vikingo es una 
película con muchísimas 
limitaciones técnicas, pero con una 
honestidad enorme. Filmada en 
Florencia Varela, con mucha partes 
en el Parque Pereyra y fue realizada 
íntegramente con actores que en 
realidad no son actores. Se centra 
sobre el personaje de Vikingo, un 
afilador de cuchillos que pasea con 
su bicicleta por las calles de Varela, 
buscando ganarse el pan, que 
además es un miembro muy 
respetado de una banda de 
motociclistas de zona sur. 


Es un drama con toques de 
película de acción, con un poquito 
de “película de carretera”, un Easy 
Rider del subdesarrollo. La película 
tiene mucha calle de tierra; el cruce 
de Varela; un cartel enorme de 
“Viviendas prefabricadas La 
Solución”, autos abandonados en la 
calle, basureros y fiestas en casas 
de paredes sin revoque, el 
conurbanómetro está a punto de 
explotar. 


Campusano tiene en su 
filmografía predilección por estas 
tierras. Su película Vil Romance, 
rodada también en Varela, Quilmes 
y Berazategui, trata sobre una 
relación homosexual marginal, 
entre dos hombres pobres, cruda 
como la obra de Campusano. 


la mujer de los perros (2015, Lawra Citarella y Verónica Llinás) 


Filmada íntegramente en La 
Reja, Moreno. La mujer de los 
perros es una película bastante 
particular, en una hora cuarenta, 
tenemos tres escenas de diálogo de 
no más de un minuto cada una, en 
realidad un mini monologo de los 
personajes secundarios. Verónica 
Llinás, la protagonista, jamás habla, 
en algún momento hace un “ruido” 
casi gutural a uno de sus perros 
pero nada más. 

Estamos ante una película muy 
bella y odiamos utilizar dicho 


adjetivo pero es el que mejor le 
queda. La protagonista es una 
mujer que vive en el medio de un 
monte, donde su desapego de la 
sociedad es casi total. Huye de las 
personas, le dan miedo, no 
sabemos nada de su pasado pero 
esa sensación de que algo le 
hicieron, está todo el tiempo. 
Veronica Llinás es enorme, su 
gestualidad, su relación con los 
canes lo abarca todo, es el punto 
fuerte de la película y la sostiene 
con sólidas bases. >>> 


<< ¿Podemos hablar de cine 
contemplativo?, ¿De cuadros con 
movimiento? No sabemos cómo 
describir este trabajo tan cuidado 
en la composición de los planos, 
largos, cuidados, de dialogo entre 
lo que se desarrolla al frente de 
los mismo y el elemento más 
alejado, allá al fondo. 


Sin mediar palabra, la escena 
en que ella interactúa con un 
perro abandonado por su dueño, 
es de una ternura inmensa. Por 
otra parte, después de casi una 
hora y media de silencio y 
soledad, ese final en el medio de 
una especie de laguna, rodeada 
de basura y barro, donde la gente 


humilde se va a refrescar, 
demostrar habilidades con sus 
vehículos y a tomar vino en 
botellas de gaseosa barata, le dan 
un ritmo que nos agarra por 
sorpresa y nos pone en estado de 
alerta, de sobrestímulo sonoro y 
visual. La película abarca un año 
de este personaje, la evolución de 
su refugio y el contacto con la 
gente. ¡Into the Wild en Moreno, 
Bro! 


Buena vida Delivery (2004, Leonardo Di Cesare) 


Cuando uno se encuentra con 
el póster de la película y ve a 
todos en un sillón sobreactuando 
sus expresiones, como en un 
cartel de teatro revista, piensa 
que se va a encontrar con una 
comedia. Da esa sensación, pero 
no. 


Este testimonio de esa 
sociedad  post-crisis, filmada 
entre 2001 y 2003, se ubica en un 
barrio X del conurbano que está 
compuesto, en la vida real, por las 
siguientes locaciones: en 
Boulogne, la agencia de delivery; 
en Ramos Mejía, la casa de 
Hernán, el protagonista; en 


Bernal, la estación de servicio y en 
San Fernando, la parrilla donde 
van a comer con Pato, la 
protagonista femenina. Claro que 
en la película todo esto parece 
estar ahí nomas. 


Comienza como típica 
película de enamorados donde A 
conoce a B. La invita a salir. B 
viene de una relación medio 
conflictiva y A, que se había 
quedado sólo en su casa porque 
su hermano se fue a vivir a 
España, le ofrece alquilarle una 
habitación. En este proceso A y B 
se enamoran. >> 


<< Hasta acá todo normal, 
bastante rápido todo pero 
normal. Lo que ocurre después es 
que la familia de A, Pato, se 
aparece en la casa de A, Hernán. 
Al principio por una noche, luego 
se hacen dos, luego el padre de 
Pato monta en el living una 
churrería, todo esto ante la 
incomodidad e incapacidad de 
accionar de Hernán que se va 
acostumbrando a eso. Muy Casa 
Tomada de Cortázar para hablar 
de la situación donde este 
personaje se acomoda en los 
espacios de casa que le van 
dejando. 


Intenta algunos gags de 
comedia, como esa empresa de 
estructura piramidal de venta de 
churros con Ariel Staltari (Walter, 
de Okupas) haciéndose cargo de 


una escena de coucheo a los 
nuevos vendedores, que sería 
graciosa si el contexto en el que 
se enmarca no nos diera tanta 
pena. El patetismo y descaro de 
esta familia al principio genera 
rechazo y uno se ubica 
rápidamente del lado del 
protagonista, interpretado por 
Ignacio Toselli, pero luego la 
familia de su novia empieza a dar 
una pena tremenda, uno nota la 
desesperación, el anhelo por un 
pasado que estuvo mejor y todo 
el tiempo esa sensación esa de 
haber tocado fondo. 


Todo esto convierte a Buena 
Vida Delivery en una gran 
instantánea del conurbano del 
nuevo milenio, post Menem, post 
2001. 


Ateviados (Demián Regna, 2018) 


Por último, no queremos 
perder la oportunidad de decirles 
que “el conurbano también da 
miedo”. Estamos orgullosos de 
esta película por dos cuestiones, 
una porque es de las mejores del 
género a nivel nacional (el 2018 
fue el año del terror argento, se 
estrenaron también No dormirás 
de Gustavo Hernández y Muere 
Monstruo Muere de Alejandro 
Fadel), y por otra parte porque fue 
filmada en el oeste, ubicándose 
como la primera película de 


fantasmas del Gran Buenos Aires. 


Rodada en Ciudad Jardín, 
Tres de Febrero, el barrio de casas 
bajas le da a la película el clima 
que necesita. Las tres casas 
donde sucede la acción están una 
al lado de la otra y la tercera 
enfrente (que si bien en la 
realidad el interior de solo una de 
ellas se filmó, de las otras dos un 
interior se hizo en una casa a 
pocas cuadras y el otro en un 
departamento en CABA). >> 


<< Pero esta escenografía 
permite ciertos sucesos de la 
historia que otro lugar no hubiera 
permitido. Los niños jugando a la 
pelota en la calle, el colectivo de 
línea que pasa por allí y se lleva 
puesto a uno de ellos, eso en 
Retiro no pasa señores, en CABA 
se atropella peatones, no pibites 
que juegan al futbol. 


Todo empieza con una mujer 
que escucha voces a través de los 
caños del desague, esas voces la 
llevan a hacer algo muy malo. 
Luego volvemos en el tiempo 
para ver la historia de la casa 
vecina, con algunos toques muy 
sutiles de foundfootage y las 
escenas más logradas de la 
película. En tercer lugar, pasamos 





Quien dice que el tiempo es tirano es 
porque nunca tuvo que ajustarse a una 
cantidad de caracteres. Nos quedamos cortos 
y por eso Usamos este pequeño anexo para 
mencionar títulos que no llegaron a entrar a la 
lista solo por una cuestión de espacio. Al 
Acecho es una película próxima a estrenarse 
en el ámbito nacional, tuvo su estreno 
internacional en 2019 en el PingyaoCrouching 
Tiger Hidden Dragon International Film 
Festival de China, del director 
berazateguense Francisco D'Eufemia. La 
misma es una suerte de policial silvestre que 
incluye un guardafauna y cazadores furtivos 
en el parque Pereyra Iraola. Protagoniza 
Rodrigo de la Serna, Belén Blanco y Walter 
Jakob. 


Todo Raúl Perrone. Este director del 


a les  pibites anteriormente 
mencionados y la muerte, con 
posterior regreso del muerto a la 
tercera casa ubicada enfrente de 
las otras dos. Por último, todo 
vuelve a un presente para 
ubicarnos en una noche donde 
tres investigadores de sucesos 
paranormales se proponen 
estudiar que está pasando. 


Para coronar la conurbanez, 
la escena donde Maximiliano 
Ghione interpretando al 
comisario Funes, se escapa y hace 
ese recorrido por una calle 
colectora de una autopista y 
estaciona en una especie de 


descampado, es un Monet 
tercermundista. 
letra chica 


Oeste tiene vasta trayectoria retratando 
Ituzaingo, podemos mencionar la trilogía 
Labios de churrasco, Graciadió y 5 pal peso, 
(1994,1998 y 1999 respectivamente) pero casi 
toda su obra se ve atravesada por lo 
geográfico, como la reciente ITUZAINGO 
V3RIT4”. 


Por último no olvidemos a: 

Un oso rojo (2002, Israel Caetano), 
Berazategui. 

Luna de Avellaneda (2004, Juan José 
Campanella, Avellaneda. 

Carancho (2010, Pablo Trapero), 
González Catán. 

El 5 de Tallers (2014, Adrián Brítez), 
Remedios de Escalada. 

Kryptonita (2015, Nicanor Loreti), La 
Matanza. a 
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Hola amigxs lectores! Gracias por llegar hasta acá y leernos. Esta 
revista está hecha con todo el amor del mundo al cine y esperemos 
que se refleje en cada página, en cada frase, en cada palabra. Estamos 
muy contentos de contarles una buena nueva. Este formato, el de 
revista online seguirá llegándoles a sus correos electrónicos, a sus 
cuentas de whatsapp o a donde ustedes prefieran igual que hasta 
ahora, de manera gratuita; pero quien quiera ampliar la experiencia 
cinéfila, ya pueden hacerlo suscribiéndose al Club de Cinéfilxs de "El 
cine, probablemente", a través de un mínimo aporte mensual donde 
les llegará un Newsletter con muchísima más información, películas 
para ver online y material adicional que mejorará la experiencia de ver 
películas, compartirlas y disfrutarlas entre todxs. 


Para suscribirse al Club de Cinéfilxs, solo tienen que enviarnos un 


e-mail a elcineprobablemente(Agmail.com o un MD en Instagram a 
Gotrafuncion.cine; y les contaremos más sobre este nuevo proyecto. 
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Neowvrealismo: El cine toma la calle por asalto 


por San Estevarena Saiz 


Sobre los vestigios de la 
Segunda Guerra Mundial se 
comenzó a construir en Europa 
un nuevo cine que reclamaba un 
compromiso ético y estético con 
las condiciones heredadas. Un 
cine que vuelva su mirada al 
interior de la sociedad europea. 
Francia, Alemania y los países 
orientales fueron quiénes más 
sufrieron las consecuencias 
devastadoras de la guerra. Italia, 
en cambio, sufrió menos esas 
consecuencias y, por esto, pudo 
reactivar su industria 
cinematográfica rápidamente. En 
Italia, entonces, surge un 
movimiento transformador en la 
historia del cine: el neorrealismo. 


En 1945, aún con la amenaza 
de los bombarderos alemanes 
sobre Roma, Roberto Rossellini 
sale a la calle a filmar su drama 
antibélico Roma, ciudad abierta 
(Roma, città aperta) que 
denunciaba los abusos de los 
nazis a la población civil durante 
la ocupación alemana e inaugura 
una visión de hacer cine alejada 
de las convenciones industriales, 
con luz natural, actores no 
profesionales y un sentimiento 
profundo de militancia 
intelectual y denuncia social. >> 
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<< Recordemos brevemente 
que para 1943 las tropas aliadas 
habían ingresado a Italia por el 
mediterráneo. Esto aceleró la 
caída del gobierno fascista de 
Benito Mussolini, en principio, a 
través de una carta firmada por el 
Consejo Representativo que era 
manejado bajo la esfera fascista. 
Durante los meses siguientes, 
hasta abril de 1945, el suelo 
italiano fue el escenario de dos 
guerras: una internacional, entre 
los aliados y los alemanes, y otra 
civil, entre los fascistas que 
apoyaban a los nazis y la 
resistencia antifascista que se 
extendió como la pólvora desde la 
caída del Duce!. En ese abril, un 
grupo de partisanos encuentra a 
Mussolini tratando de huir de 
Italia y es ejecutado junto a su 
amante y varios cabecillas del 
partido fascista. Seguimos. 


Bien, el neorrealismo supone 
una salida del cine hacia el 
mundo, hacia el exterior, con la 
complejidad de los problemas del 
pueblo, de una sociedad italiana 
sumergida en la desesperanza y 
en la pobreza del post-fascismo y 
la post-guerra. 


Es, asimismo, un 
descubrimiento de nuevas 
formas de producción dadas por 
las condiciones materiales de la 


Italia de postguerra. Roma, como 
capital del cine, y su bastión 
industrial: la  Cinecittá, fue 
arrasada por los bombardeos 
aliados. Esto obligó a los 
realizadores italianos a rodar en 
ambientes naturales, a captar lo 
real del exterior. Exterior urbano, 
exterior emocional. 


El neorrealismo como 
movimiento estético es una 
búsqueda hacia la aprehensión 
de la realidad, a captar las cosas 
tal cual son sin la fragmentación 
del espacio o del tiempo que 
sugiere el montaje clásico: es 
decir, se intenta imitar el espacio 
y el tiempo vívido, 
contrariamente a la idea del 
montaje clásico donde el espacio 
y el tiempo son representaciones 
de una ilusión de mundo, una 
copia ficcional. En ese sentido, el 
neorrealismo se aproxima al 
documental, un alejamiento 
gnoseológico de los personajes y 
una aproximación emocional. En 
tanto el documental intenta 
reflejar la realidad en un esfuerzo 
objetivo, el drama neorrealista 
subvierte el valor objetivo por una 
clara tendencia subjetiva. El 
hecho catártico (es decir, la 
empatía, la reflexión o la 
identificación con los personajes) 
se produce en acentuar ciertos 
rasgos poéticos de la trama. >> 
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<< El desplazamiento hacia el 
naturalismo de lo real sugiere un 
fundamento ético, en tanto es un 
fiel reflejo de las ¡personas 
enfrentadas al dolor de la vida, la 
pobreza y la violencia; y es una 
postura desde una visión 
transformadora del mundo que 
se centra en tres elementos 
principales: a. como experiencia 
cinematográfica; b. como esa 
experiencia cinematográfica 
puede intervenir directamente en 
la realidad; y c. como esa 
intervención puede constituir un 
elemento identitario en un país 
en ruinas. 


El neorrealismo cuenta con 
dos etapas claves. Desde 1945 
hasta los primeros años de la 


década del '50, con los 
realizadores más trascendentales 
del movimiento, la tríada 
conformada por Roberto 


Rossellini, Luchino Visconti y 
Vittorio de Sica. En ese período, se 
encuentran las obras canónicas 
del movimiento: la nombrada 
Roma, ciudad abierta de 1945, 
Alemania, año cero de 1948, 
ambas de Roberto Rossellini; Los 
lustrabotas de 1946, la increíble 
Ladrón de bicicletas (esto es 


personal, pero probablemente 
sea una de las mejores 10 
películas de la historia del cine) 
de 1948 y Umberto D de 1952, de 
Vittorio De Sica; y La tierra 
tiembla de 1948, del gran Luchino 
Visconti. 


En una segunda etapa, se 
suman realizadores como Pier 
Paolo Pasolini, Federico Fellini y 
Michelangelo Antonioni como 
emblemas, que derivan hacia una 
búsqueda ya no desde los 


conflictos sociales sino 
particulares de los personajes 
que los llevarán a temas 


universales (y a una carrera con 
más amplitud temática: Pasolini 
al hiperrealismo, Fellini al 
onirismo, Antonioni al 
existencialismo). Estos últimos 
tres realizadores, ya en la década 
del '60, la década más 
revolucionaria de la cultura 
universal, han ido abandonando 
los elementos éticos y estéticos 
del neorrealismo, prefigurando 
un cine en la búsqueda de una 
simbología más académica, más 
acorde a los tiempos que 
corrían.>> 
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<< La magnitud y el legado 
del neorrealismo en la historia del 
cine perduran hasta nuestros 
días. Ha influido a corrientes de 
países culturalmente muy 
disímiles: En Egipto, las películas 
del realizador Youssef Chahine; 
en India, al cine de Satyajit Ray, 
fundamentalmente en la 
antología de películas que 
conforman la llamada Trilogía de 
Apu: Pather Panchali, Aparajito y 
El mundo de Apu. 
Discursivamente, contribuyó al 
auge del cine iraní de los años 
‘SOs y a su revitalización (y 
revisionismo) durante la década 
del '90, en directores como Abbas 
Kiarostami y Samira Makhmalbaf. 
También influyó en cierta escala 
al movimiento danés Dogma 95, 


encabezado por Thomas 
Vintenberg y Lars von Trier; y 
varias obras de cine 


estadounidense 


independiente 


de la década del '90 y '00 en lo 
que se constituyó como un 
movimiento denominado 
Mumblecore. Pero, en donde más 
ha influenciado el neorrealismo, 
donde ha dejado una clara 
trascendencia en el cine 
industrial, es en la generación de 
realizadores italoamericanos que 
constituyeron el llamado Nuevo 
Cine de Hollywood de la década 
del “70. Es imposible, hoy en día, 
en pensar que Scorsese hubiese 
hecho Taxi Driver sin los recursos 
estéticos y éticos legados por el 
neorrealismo. Lo mismo se puede 
pensar, sin dudas, de El Padrino 
de Coppola o las películas de 
Michael Cimino y Brian De Palma. 


1 “El día que cayó el Duce”, Diario El País; 
19/07/2008 








10 peliculas neoviealistas 


Ladrón de Bicicletas 
Ladri di biciclette 
Vittorio de Sica, 1948 


Roma, ciudad abierta 
Roma, città aperta 
Roberto Rossellini, 1945 


Rocco y sus hermanos 
Rocco e suoi fratelli 
Luchino Visconti, 1960 


Umberto D 
Umberto D 
Vittorio de Sica, 1952 


Alemania, año cero 
Germania, anno zero 
Roberto Rossellini, 1948 


Las noches de Cabiria 
La notti di Cabiria 
Federico Fellini, 1957 


La tierra tiembla 
La terra trema 
Luchino Visconti, 1948 


Los lustrabotas 
Sciusciá 
Vittorio De Sica, 1946 


Paisà 
Paisà 
Roberto Rossellini, 1946 


Arroz amargo 
Riso amaro 
Giuseppe de Santis, 1949 
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El espejo como símbolo en el cine 





De los símbolos fijos 


E símbolo es representación 
de la realidad. Pero lo que 
representa va más allá de aquella. 
Según Ángel Faretta, el símbolo 
es un puente ya que crea un 
artificio para unir dos zonas que 
están separadas por la naturaleza 
o Dios, y que el hombre procura 
ligar. 


Casualmente el puente 
también es un símbolo. Puede 
utilizarse para denotar la 
metamorfosis del protagonista o 
como punto de encuentro a 
personajes de mundos distintos. 
En relación a ésta última 
acepción también puede servir 
de prototipo el túnel que 


por Matin Vivas 


atraviesan John Trent (Sam Neill) 
y Linda Styles (Julie Carmen) en 
“In the mouth of madness” (John 
Carpenter, 1994), para ingresar en 
el mundo fantástico del novelista 
de terror Sutter Cane (Jürgen 
Prochnow). 


Los símbolos de construcción 
o fijos son aquellos que se 
afirman de muy temprano en 
algo montado por el hombre, y 
que se han sostenido durante el 
tiempo. Todos los restantes 
símbolos serían los móviles, 
aquellos que mutan su 
significado. Los fijos clásicos son 
el puente, la escalera y el espejo. 





El espejo como símbolo fijo 


Los mitologemas son el uso o 
la variante de un mito. Y el 
mitologema del doble (espejo, 
vampiro, fantasma, etcétera) es 
fundacional del arte fantástico, y 
por ende decanta en el cine. 
Faretta señala que en el mismo se 
basa el pensamiento occidental. 
De este modo tenemos el paraíso 
bíblico y la vida terrenal, los 
mundos platónicos de las ideas 
(perfecto y eterno) y sensible 
(imperfecto y finito). Incluso el 
pensador va un poco más allá y 
señala que el hombre de la 
modernidad vive sumergido en 
una atmósfera de duplicidad. 


Ahora centremos nuestra 
atención en el espejo como 
símbolo fijo. Lo podemos 
encontrar como reflejo en el agua 


Algunos ejemplos 


Sin dudas uno de los 
ejemplos más claros de espejo 
como símbolo fijo en el cine sea el 
de Taxi Driver (1976) de Martín 
Scorsese. Travis Bickle (Robert De 
Niro) se mira frente al espejo y 
lanza su famosa frase “Are you 
talking to me?”. Aquí vemos la 
duplicidad del personaje, es 
villano y héroe al mismo tiempo. 


y en el sueño. A su vez, el cine 
como arte resulta espejo de la 
vida. Pero la imagen que nos 
devuelve el espejo es fiel solo en 
apariencia, pues se encuentra 
invertida. Corremos el riesgo, 
como Narciso, de quedar 
fascinados por la misma. 
Entonces el espejo oculta nuestro 
ser auténtico y nos da una 
mascarada. 


El espejo en el cine puede 
mostrar una figura distorsionada, 
una verdad que se esconde, 
destellos de la locura del 
personaje, sus distintos rostros. 
De todas formas nos revela un 
sentido oculto. En él vemos más 
allá de lo que se nos está 
contando en primera instancia. 


Enter The Dragón (1973) de 
Robert Clouse tiene un final 
memorable. Lee (Bruce Lee) llega 
a su batalla definitiva con el 
villano Han (Kien Shih). Una 
puerta escondida es el pasaje a 
una habitación cuyas paredes son 
espejos. >> 
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<< Nuestro héroe no logra 
vencer a su enemigo hasta que 
recuerda las sabias palabras de su 
mentor: “Debes recordar. El 
enemigo tiene solo imágenes e 
ilusiones donde esconde sus 
verdaderas motivaciones. 
Destruye la imagen y así 
quebrarás a tu enemigo”. Lee 
destruye los espejos y derrota a 
Han. En está ocasión el recurso no 
sólo embellece los planos del film 
sino que sirve justamente a los 
motivos que señalamos. 


En El Maestro (2020) de 
Cristina Tamagnini y Julián 
Dabien, Natalio (Diego Velázquez) 
es docente de una escuela 
situada en un pueblito del 
noroeste argentino. En una de las 
escenas el docente se mira en el 
espejo que le devuelve variadas 
perspectivas de su rostro, 
confirmando que en su vida 
social y profesional es uno y por 
fuera de ellas otro, motivado por 
los prejuicios respecto de su 
sexualidad en una sociedad 


retrógrada. 


Por último, vamos por una 
escena de la genial Muere 
Monstruo Muere (2018) de 
Alejandro Fadel. Estamos en la 
entrevista de la psicóloga con el 
presunto femicida de su esposa. 
David (Esteban Bigliardi) asegura 
que está maldito y su figura se ve 
reflejada en un espejo que 
devuelve un sinfín de imágenes 
cada vez más oscuras. El símbolo 
nos habla de la enfermedad del 
personaje, de su lobreguez y nos 
sugiere que quizás él sea el 
monstruo. 


En conclusión, el cine nos 
ofrece a través de símbolos algo 
más que la historia que vemos. 
Requiere de un espectador 
atento y activo que los descubra. 
Y si bien no modifican el sentido 
primero de la película, lo 
refuerzan y nos otorgan una 
riqueza extra como observadores. 
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la máquina de la infinitud: A propóstio de Ad Astra 


La máquina de la infinitud 
nos dice que estamos solos. Solos 
en lo infinito. La humanidad crea 
cosas, transvive en la tecnología 
para responder a todas sus 
respuestas existenciales. Y lo que 
encuentra, al final de cada noche, 
de la oscuridad de las estrellas, es 
el vacío. La nada. La soledad, la 
incertidumbre de creernos polvo. 


Estamos solos. La máquina 
nos dice que no sintamos nada. 
Todo sentimiento es falso, es 
decodificable como una falsa 
puesta en escena para quien 
mire. O debilidad. Mostrar 
emoción es perderse un poco en 


por San Estevarena Saiz 


la conciencia de lo finito. No 
sentir, perder el deseo de la vida, 
es atarse a su reverso. No 
amemos o, si no, entreguémonos 
a la pantomima y a dla 
dramatización. O amemos 
demasiado, intensamente, para 
perdernos en los otros y no ya ser 
un uno indivisible, perpetuo. 


Doble símbolo: atarse a lo 
imposible o ir despojándose de 
vida (vida, eso que puede 
llamarse empatía, fundirse con 
los otros, vivir en una sociedad, 
creer en la posibilidad de 
formarse, crearse con los 
otros).>> 
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<< Hace unos días volví a ver 
Ad Astra: hacia las estrellas, la 
película de James Gray que acá se 
publicitó como “la última de Brad 
Pitt” que, justamente, coincidió 
en un par de semanas con la de 
Tarantino, Érase una vez en... 
Hollywood, y pasó, así, sin tanto 
ruido, entre las cosas que vamos 
viendo por semana. 


Déjenme decirles que es una 
gran película. De esas que 
reflexionan sobre nuestro tiempo. 
De esas que, en una aparente 
primera mirada se trata de un 
gesto estético de ciencia ficción 
más que una película 
trascendental. Dejemos esas 
cosas al pelafustán de Nolan que 
siempre, pero siempre, se queda 
en el gesto y en su megalomanía. 
Digan lo que digan, Interstellar es 
una mierda. Punto. No se 
entiende un solo plano y eso, no 
es cine. Bien, perdón. Sigamos. 


Ad Astra va en sentido 
contrario, es una película de 


ciencia ficción (que, además, 
conjuga un poco el cine de 
acción, pero a la vez, revisita 


grandes clásicos del cine de los 
setenta) minimalista, pequeña, 
oscura, reflexiva. 


La historia es así. A Brad Pitt 
le encomiendan una misión: 
Viajar a la Luna donde se 
encuentra una base aeroespacial 
norteamericana para 
comunicarse con su padre quien 
emprendió, muchos años antes, 
una expedición a Saturno. En 
todo ese tiempo, se ha perdido la 
comunicación con esa expedición 
y se cree que el padre de Brad Pitt 
(que es Tommy Lee Fuckin Jones) 
ha colonizado ese planeta y 
creado una sociedad autárquica. 


Bien. Eso es la sinopsis. 
Ahora, vayamos a lo que nos 
importa. Para Brad Pitt, que se 
llama Roy McBride en la película, 
su carrera siempre estuvo 
asombrada por la figura 
omnipresente de su padre, un 
gran expedicionario de la NASA. 
Su gesto, su forma de redención 
está en la búsqueda del paradero 
de él. Pero la institución está ahí, 
poniendo límites, estableciendo 
un deber ser de padre e hijo, un 
lazo invisible de autoridad, de 
aceptación a la norma, de acato. 
Nivel 1 desbloqueado. >> 
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<< Hace tiempo que no veía 
una película así, verdaderamente. 
Nos hemos desencantado de 
estas películas. Si me leen 
seguido sabrán que es lo que 
opino sobre estas cuestiones. En 
una aparente película de ciencia 
ficción, con un poco de acción, 
unos tiros y una escena emotiva 
como les gustan a las grandes 
productoras para llenar las salas, 
se pueden encontrar hermosas 
gemas. 


James Gray opera sobre una 
cuestión axial y es, sobre la del 
individuo que, en este caso es 
Brad Pitt pero podríamos ser 
cualquiera de nosotros, en el 
universo de la imposibilidad, de la 
inautenticidad, de creernos parte 
de un universo que nos es ajeno, 
inasible, que la única manera de 
encontrarse, es encontrar el hilo 
de la madeja, el punto inicial de la 
manguera. a 








aviso importante 


- Hola, quiero ser parte del Club de Cinéfilxs, 
¿cómo hago, mostros? 

- Es muy simple y te lo vamos a explicar en 3 
Nancy Pazos: 

E Nos enviás un mail a 
elcineprobablemente(Ogmail.com con la solicitud de 
alta. Solo tenés que poner en el asunto: CLUB DE 
CINÉFILOS. 

2. Se te enviará un link de Mercado Pago. 

3. Una vez aprobado el pago, te va a llegar a tu mail 
un NEWSLETTER con mucha información sobre 
películas que contiene, además, la entrada a la 
maravillosa página de "El cine, probablemente" con 
películas para ver y mucha más información para 
ampliar la experiencia cinéfila. 


ESO ES TODO, AMIGUIS. Los esperamos con 
muchas ganas de establecer un vínculo 
cinefiloafectivo. ¡Besos! 


» 
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“r Ses. 


seguinos en instagram: Qotrafunción.cine - @trashgraffitis 


l 


i “El cine, probablemente” seguirá saliendo de manera gratuita, 


en formato digital. También, con un mínimo aporte mensual, 
aporte que necesitamos para seguir sosteniéndonos, ustedes 
pueden ser parte fundamental del “Club de Cinéfilxs”, donde 
les Ilegará directamente a su correo electrónico un newsletter 
con más información, películas para ver y video ensayos 
sugeridos. Para adquirir todos los números anteriores o 
suscribirse al “Club de Cinéfilxs”, pueden contactarse al correo 





electrónico elcineprobablemente@gmail.com o a la cuenta de 
Instagram @otrafuncion.cine. 
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